







Resumo:  Este  ensaio  aborda  reflexões  sobre  teatro  e  educação.  Na primeira  seção, 
discuto palavras‐chave que circunscrevem a arte dramática. Na segunda, a origem do 
teatro, da tragédia e da comédia. As seções seguintes discutem o teatro no contexto 






the  origin  of  drama,  tragedy  and  comedy.  The  other  sections  discuss  the  theatre 






Inicio  este  ensaio  apresentando  uma  reflexão  em  torno  da  palavra  atuação.  Trata‐se, 
primeiramente,  de  um  substantivo  que  deriva  do  verbo  atuar,  significando,  portanto, 
“exercer  a  ação  de”.  Por  outro  lado,  também  pode  ser  pensado  como  a  tua  ação, 
sugerindo,  desse  modo,  algo  que  depende  da  ação  de  outrem.  Atuar,  em  ambos  os 
sentidos, significa agir, ou seja, agir em relação a si e ao outro. 
Ação  é,  pois,  uma  palavra‐chave  do  teatro,  esta  arte  que,  desde  a  Grécia  Antiga,  já 
movimentou  e  perpassou  diferentes  setores  da  sociedade:  religião,  política,  cultura, 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educação.  Justificar  a  importância  de  conhecer  essa  forma  de  expressão  artística  é 
desnecessário. 
Faz‐se necessário, no entanto, apontar que existe uma relação muito tênue entre a vida 
e a arte. Uma seria a  representação da outra? O  fato é que quando a palavra  teatro é 
mencionada,  a  imagem  que  geralmente  vem  à mente  é  a  de  pessoas  em  cima  de  um 
palco  expondo  seu  lado mais  extrovertido para  um  público  diversificado. Diante  dessa 
cena, a conclusão a que se chega é de que faz teatro somente aquele que é desinibido. 
Mas será que a arte teatral realmente é restrita aos extrovertidos? Na verdade, para que 





transformação  pessoal  e  interpessoal.  É  sinônimo  de  jogo,  um  jogo  em  que  não  há 
perdedor.  No  jogo  do  teatro,  todos  ganham,  desde  o  contrarregra,  o  iluminador,  o 
sonoplasta, o diretor, os atores e o mais  importante, o público, pois não há  teatro sem 
público,  não  existe  ator  sem plateia.  Para  haver  teatro  é  preciso,  e  sempre,  esses  dois 
elementos  e  nada  mais.  Aliás,  é  preciso  um  bom  argumento,  uma  boa  história  para 
contar. 
E o que contar a esse público? É certo que o conteúdo da representação teatral advém 
de  uma  observação  minuciosa  do  mundo,  das  pessoas,  das  coisas  mais  triviais.  Fazer 
teatro  e,  por  assim  dizer,  estudar  teatro,  é  antes  de  tudo  se  conhecer,  é  uma 
oportunidade única de reflexão, de olhar para a própria existência.  
A existência do ator, por  sua  vez,  revela‐se na  figura de dois aspectos  fundamentais: o 
corpo e a mente. O corpo porque é preciso ter algo que se faça movimentar, que se faça 
significar diante dos olhos da plateia.  Já a mente, é  estar presente, é  estar  inteiro para 
assumir uma personagem em cena, pensando, pulsando e agindo. Por isso, para atuar é 
preciso  ter  conhecimento  do  corpo  e  da  mente,  dos  seus  limites  e  das  suas 
possibilidades. Tornar‐se conhecedor de si mesmo, tornar‐se íntimo das suas limitações. 
Saber o que se é. 





sua ação, de  todo,  integralmente, a plateia  também não acreditará. No  teatro, deve‐se 
sempre partir da verdade.  
Diante  do  exposto,  parece‐me  que  o  teatro  não  deve  assumir  somente  o  rótulo  de 
entretenimento. Ao contrário, para além do divertimento, sua verdadeira função recobre 
ações reflexivas, formativas e educativas. Seja como estudioso, praticante ou apreciador, 
o  sujeito  interpelado  pelo  teatro  realmente  se  modifica.  O  teatro  proporciona  o 
desenvolvimento  de  atitudes  pró‐ativas,  desperta  a  união  de  grupo,  proporciona  o 
entendimento do papel  do  indivíduo  em um  grupo,  trabalha  a  capacidade de  falar  em 
público  e  o  controle  da  timidez,  aumenta  a  autoestima  e  a  autoconfiança,  aprimora  a 





inteira,  cultivar  seu  espírito,  treinar  sistematicamente  os  seus  dons,  desenvolver  seu 
caráter e nunca renunciar a este objetivo primordial: amar sua arte com todas as forças e 







desenvolve  aprendendo  a  falar  e  a  agir.  Comparando  este  homem  primitivo  com  uma 
criança,  é  possível  observar  que  ambos  são  completamente  ignorantes  em  relação  ao 




A história  do  teatro se confunde com a história da humanidade. A arte de  representar 
advém  das  situações  vividas  pelo  ser  humano  que,  por  culto,  religiosidade,  louvor, 
prestígio, entretenimento, registro, ou simplesmente pela pura expressão artística revela 




homens  estão  vivendo,  sobrevivendo  e  exortando,  pelo  viés  da  arte,  a  sua  relação 
interpessoal, seu passado, seu futuro, seus medos, seus ideais, suas vontades e desejos.  
Tal  como  é  conhecido  atualmente,  o  teatro  tem  origem  na  Grécia  Antiga.  Os  gregos 
desenvolveram essa arte de tal forma que até hoje suas peças são encenadas. Segundo 
Brandão (1984), o teatro grego surgiu a partir da evolução das artes e dos rituais daquela 
época,  como,  por  exemplo,  a  festa  em  homenagem  ao  deus  Dioniso  (deus  do  vinho). 
Nessas  festas,  os  jovens  dançavam  e  cantavam  e  também  bebiam  muito  vinho.  Os 
festivais  eram  anuais,  e  a  cada  nova  safra  de  uva,  eram  realizadas  mais  e  mais 
comemorações.  Os  homens  gregos  cultuavam  o  deus  Dioniso  e  faziam  seus 
agradecimentos. Nesses dias de festa, os homens gregos, já embriagados de tanto vinho, 
começavam a fazer imitações e teatralizações.  






mundo  ocidental.  "Eu  sou  Dioniso"  –  dizia  Téspis.  Sólon,  legislador  grego,  assistindo  à 
nova  proposta  de  Téspis,  perguntou‐lhe  se  ele  não  se  envergonhava  de  mentir  para 
todos os presentes, fingindo ser alguém que, de fato, não era. Téspis, então respondeu, 
dizendo:  ‐  “Mas  eu  estou  apenas  brincando”.  Sólon,  ainda  muito  preocupado, 
argumentou,  dizendo:  ‐  “Mas  a  partir  de  agora  as  pessoas  também  poderão  mentir? 
Poderão  brincar  nos  contratos?”.  Neste  curto  diálogo  entre  Téspis  e  Sólon  aparece  o 
caráter  de  jogo  e  brincadeira,  que  Sólon  chamava  de  mentira.  Jogo  e  brincadeira, 
palavras  inerentes ao trabalho do ator. No início da história, porém, o ator foi chamado 
de hipócrita, por fingir ser alguém que não era, por ser um mentiroso. 
Historicamente,  Téspis  foi  o  primeiro  ator,  porque  se  desvinculou  do  coro  e  apareceu 
como  um  ser  autônomo.  O  coro  foi  uma  personagem  extremamente  importante  na 
realização  teatral  da  Grécia  Antiga.  Esse  termo  “coro”  provém  do  grego  chorós,  que 
designava  um  grupo  de  dançarinos  e  cantores  que  usavam  máscaras  e  participavam 




acontecimentos  e  ao  comportamento  das  personagens.  O  coro  tinha  a  função  de 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elemento  impulsionador  da  emoção  dramática,  conferindo  movimento  ao  que  estava 
sendo representado e promovendo quebras de ação para levar o público a refletir sobre 
o  que  estava  acontecendo.  As  pessoas  que  compunham  o  coro  eram  chamadas  de 
coreutas,  e  estes  formavam  o  ditirambo,  ou  seja,  a  apresentação. O  líder  do  coro  era 
chamado de Corifeu. 
Téspis,  então,  era  o  Corifeu,  que  apareceu  como  ator,  como  protagonista  nas 
apresentações.  E  com  a  evolução  dessas  apresentações,  foram  surgindo  vários  textos 
dramáticos  e  grandes  dramaturgos.  Durante  o  período  clássico  da  história  da  Grécia, 
século V  a.C.,  foram  estabelecidos  os  estilos mais  conhecidos  de  teatro:  a  tragédia  e  a 
comédia. Esse período é conhecido como o “Século de Ouro”, pois foi nessa época que a 
cultura grega atingiu seu auge. Atenas tornou‐se o centro dessas manifestações culturais 
e  reuniu  autores  e  artistas  de  toda  a  Grécia.  Nessa  época  clássica,  foram  construídos 
diversos teatros ao ar livre. Eram aproveitadas as montanhas e as colinas de pedra para 
servirem de suporte para as arquibancadas. A acústica era perfeita, de  tal  forma que a 
pessoa  sentada  na  última  fileira  podia  ouvir  tão  bem  a  voz  dos  atores,  quanto  quem 
estivesse  sentado  na  primeira  fileira.  Os  atores  representavam  usando  máscaras  e 





Segundo Valéria  Peixoto de Alencar2, o  termo tragédia oriunda do  grego  tragoidia,  em 
que tragos significa bode e oide significa canto, era o canto ao bode, uma manifestação 
ao deus Dioniso, que se transformava em bode para fugir da perseguição da deusa Hera. 
Em  alguns  rituais  também  sacrificavam  esses  animais  em  homenagem  ao  deus,  como 
forma de oferecimento. A tragédia apresentava como principais características o terror e 
a piedade que despertava no público.  
Conforme  Costa  (1992),  este  era  o  mais  nobre  dos  gêneros  literários.  Comumente 
constituída por cinco atos, além dos atores, tinha a existência do coro, que manifestava a 
voz do bom senso, da harmonia, da moderação, face à exaltação dos protagonistas. Na 
tragédia,  o  herói  sofre  sem  culpa.  Ele  teve  o  destino  traçado  pelos  deuses  e  seu 
sofrimento é irrefutável. 
                                                





de  trezentas  peças,  das  quais  apenas dez  por  cento  chegaram até  nós.  Ésquilo,  o mais 
antigo dos  três,  é  considerado o  fundador  do  gênero.  Sete  peças  suas  sobreviveram à 
destruição  do  tempo:  “Os  Persas”,  “Sete  contra  Tebas”,  “As  Suplicantes”,  “Prometeu 
Acorrentado”,  “Agamênon”,  “Coéforas”  e  “Eumênides”.  Sófocles  é  o  autor  da  trilogia 
tebana:  “Édipo  Rei”,  “Édipo  em  Colona”  e  “Antígona”.  Eurípides  escreveu  outras 
tragédias, as mais conhecidas são: “Medeia”, “As Bacantes” e “Electra”.  
A  origem  da  comédia  é  a  mesma  da  tragédia:  as  festas  ao  deus  Dioniso.  Conforme 
Alencar,  a  palavra  comédia  vem  do  grego  komoidia,  e  komos  remete  ao  sentido  de 
procissão.  Na  Grécia,  havia  dois  tipos  de  procissão  que  eram  denominadas komoi.  No 
primeiro,  os  jovens  saiam às  ruas,  fantasiados  de  animais,  batendo de porta  em porta 
pedindo  prendas,  brincando  com  os  habitantes  da  cidade.  No  segundo  tipo,  era 
celebrada  a  fertilidade  da  natureza.  Apesar  de  também  ser  representada  nas  festas 
dionisíacas, a comédia  era considerada um gênero  literário menor,  inferior.  As pessoas 
que apreciavam a tragédia eram nobres, enquanto aqueles que assistiam à comédia, não 
eram.  
Também  a  própria  temática  diferenciava  esses  dois  gêneros.  De  acordo  com  Costa 
(1992), a tragédia contava a história de deuses e heróis, já a comédia falava de homens 
comuns. A encenação da comédia antiga era dividida em duas partes, com um intervalo. 
Alencar  esclarece  que,  na  primeira  parte,  prevalecia  um  duelo  verbal  entre  o 
protagonista  e  o  coro.  No  intervalo,  o  coro  retirava  as máscaras  e  falava  diretamente 
com  o  público  para  definir  uma  conclusão  para  a  primeira  parte.  A  seguir,  vinha  a 
segunda parte  da  comédia.  Seu objetivo  era  esclarecer  os  problemas que  surgiram no 
duelo.  A  comédia antiga, por  fazer alusões aos mortos,  satirizar personalidades  vivas e 
até  mesmo  os  deuses,  teve  sempre  a  sua  existência  muito  relacionada  à  democracia. 
Aristófanes é considerado o maior autor da comédia antiga, escreveu mais de quarenta 
peças,  das  quais  conhecemos  apenas  onze,  dentre  elas:  “Lisístrata”,  “As  Vespas”,  “As 
Nuvens” e “Assembleia de Mulheres”. 
As  comédias  que  remontam o  clássico  apresentavam um acentuado  conteúdo didático 
ou  moral.  Pensava‐se  que,  ao  despertar  o  riso,  por  falar  das  tolices  e  das  fraquezas 
humanas, a comédia, em todas as suas várias formas poderia ensinar o público a evitar 












retratavam os  tipos comuns da sociedade: o par de  jovens  loucamente apaixonados, o 
marido  enganado,  a  esposa  imprudente,  a  viúva,  o  criado  espertalhão,  o  soldado 
fanfarrão.  Somam‐se  a  esses  personagens,  certos  incidentes  e  recursos  diversos  para 





Indiscutivelmente  o  teatro  faz  parte  da  sociedade,  da  cultura,  da  história.  Uma  das 
preocupações  das  escolas,  por  exemplo,  é  “aplicar”  o  teatro  como  forma  de 
descontração, para deixar a aula mais dinâmica, mais divertida. “Faça um teatrinho sobre 
a história que você acabou de ler”, “faça um teatrinho sobre a pré‐história” ou “sobre a 




afinal,  é  para  quem?  Para  os  pais?  Para  a  escola?  E  as  crianças  que  estão  ali  se 
dedicando,  se  divertindo,  também,  é  claro,  elas  se  divertem  e muito. Mas muitas  não. 
Esse  tipo  de  atividade  da  forma  que  existe  hoje,  dentro  de  sala  de  aula  ou  como 




É  preciso  ter  cautela,  já  que  a  formação  do  ator  começa  na  escola,  diante  das 







apresentar  uma  prática,  uma  experiência,  uma  vivência,  uma  tentativa  de.  Sem 





não  se  interessaram  pelo  teatro  na  própria  escola?  Mas  desses,  quantos  foram 
estimulados a fazer teatro de fato, a seguir essa carreira? 
A meu ver, o ambiente escolar pode ser o início de muitas carreiras artísticas, de muitos 
profissionais  do  teatro.  Por  isso,  é  fundamental  ter  um  bom  conceito  e  uma  boa 
formação  desde  cedo,  para  limpar  os  estereótipos  que  a  sociedade  insiste  em  colocar 
nos artistas, para evitar preconceitos, para ser reconhecido e ter dignidade na profissão. 





Neste  ensaio,  os  jogos  teatrais  referem‐se  aos  jogos  de  improviso  desenvolvidos  pela 
diretora  teatral  norte‐americana Viola  Spolin  (2005)  para  fins  de preparação de  atores 
profissionais,  para  utilização  do  ensino  de  teatro  para  iniciantes,  ou  dentro  da  escola. 
Grande parte da obra dessa autora está editada no Brasil, pela Editora Perspectiva com 
tradução de Ingrid Koudela (1984). 
Existem  muitas  possibilidades  para  trabalhar  o  jogo  em  sala  de  aula.  Como  dito 
anteriormente,  o  teatro  é  sinônimo de brincadeira, mas  é  uma brincadeira  séria.  Séria 
porque tem sempre por trás um objetivo de crescimento e transformação pessoal. Com 
o  jogo  teatral  é  possível  trabalhar  sentimentos,  emoções,  habilidades,  convivência, 
valores  e, é possível, acima de  tudo, proporcionar momentos profundos de  reflexão. A 
partir  do  conceito  cotidiano  de  jogo,  daquele  já  existente  no  esporte,  com  regras  e 
objetivos claros, é possível promover o fortalecimento do conceito social de cooperação 
e da linguagem teatral. 
Pelo  jogo  e  no  jogo  o  aluno  passa,  intuitiva  e  sensorialmente,  a  se  perceber  como 
indivíduo  participativo  e  responsável  dentro  de  um  grupo.  Segundo  Spolin  (2005),  o 
aluno terá maior rendimento no jogo teatral se, em seguida à prática, houver a mediação 




jogo  pelo  jogo  não  tem  significação.  Os  jogos  teatrais  apresentados  por  Spolin  (2005) 
trazem à tona a “exigência” de colaboração e ajuda mútuas entre os jogadores. O aluno 
torna‐se parte de um  todo, ou seja, ele  é  responsável por  si e pelo grupo,  ele  interage 
consigo mesmo e com o grupo, ele se observa e observa o grupo. 
Apresento a seguir  jogos teatrais que fiz ao longo das oficinas de preparação de atores, 
jogos de que participei  efetivamente  como  jogadora, e  depois,  como mediadora,  jogos 
que conduzi para meus alunos em diferentes oportunidades. 
Se  o  grupo  é  novo,  sé  é  o  primeiro  dia  de  aula  da  turma,  sugiro  o  jogo  “Inicial  do  seu 




Por  exemplo,  se  o  nome  da  menina  for  Ana,  ela  tem  a  opção  de  falar  “angelical”, 
“amorosa”,  “arteira”.  A  pessoa  seguinte  deve  repetir  o  nome  do  colega  anterior  “Ana 
angelical”  e  deve  falar  o  seu nome  com mais  uma  característica,  por  exemplo,  “Carlos 
careca”.  Todos  devem  participar,  sendo  que  a  cada  rodada  é  preciso  repetir  toda  a 
sequência: Ana angelical, Carlos careca, Gabriel gatinho, Rebeca  rock etc., até chegar à 
última  pessoa  da  roda.  Esta  terá  de  repetir  o  nome  de  todos  os  colegas  e  fazer  o 
fechamento do jogo com o seu nome e sua característica.  
Nesse  jogo,  as  crianças  ficam atentas  e  ao mesmo  tempo  solidárias  com o  colega que 
está  jogando  porque,  caso  este  não  se  lembre,  os  outros  jogadores  podem  ajudá‐lo 
dando dicas sobre a palavra que escolheu para se  identificar. Esse jogo é eficaz também 
para um grupo totalmente desconhecido, porque assim é possível conhecer o nome de 
cada  participante.  É  uma  espécie  de  termômetro,  ou  seja,  saber  se  o  grupo  está 
contente, empenhado, interessado, atento, disposto a jogar, a conhecer o outro. 
Outro jogo que pode ser desenvolvido em início de trabalhos chama‐se “Que animal sou 
eu?”. Nesse  jogo,  o mediador entrega um papel  para cada aluno. Neste papel,  já deve 
estar  escrito  previamente  o  nome  de  um  animal.  Os  alunos  devem  ver  o  papel  sem 
mostrar para o outro jogador. É importante que o mediador fale que os jogadores devem 
pensar no animal,  seus gestos,  sons,  imaginarem como é o animal que  está  escrito  em 
seu  papel.  Essas  orientações  servem  para  aumentar  as  expectativas  diante  do  jogo. 
Depois  que  todos  tenham  visto  o  nome no papel,  o mediador  recolhe os  papéis  e  em 




o  animal  correspondente  deve  imediatamente  sentar  no  chão,  tentando  abaixar  os 
jogadores que estão a sua direita e a sua esquerda. Mas os jogadores que estão do lado 
do animal que foi chamado não podem deixar o animal sentar. O mediador deve explicar 
que  é  um  jogo  de  ação  e  reação,  fazendo  um  teste  com  um  nome  de  animal  e  um 
jogador, só para demonstrar como deve ser feito. Mas o que os alunos não sabem é que 
em  todos  os  papéis  o  mediador  já  havia  escrito  o  nome  de  um  único  animal,  por 
exemplo,  “macaco”. Então, quando o mediador  chamar pelo nome de  “macaco”  todos 
vão agachar com tudo e vão cair no chão, causando uma grande risada geral.  
Esse  jogo  serve para o mediador  observar  as  expectativas  do  grupo,  perceber  aqueles 
que já perguntam se vai ter de imitar o animal que está no papel, se podem fazer sons ou 
aqueles  que  leem  e  não  gostam  do  animal  que  está  no  papel  e  ficam  reclamando.  O 






jogador  recebe  a  bolinha  e  faz  o  mesmo  com  outra  pessoa.  Todos  devem  receber  a 
bolinha e passar a bolinha na mesma ordem do jogo. Depois de um tempo, o mediador 
solicita  que  os  alunos  passem  essa  bolinha  seguindo  a  mesma  ordem  sem  falar.  Por 
enquanto,  eles  vão  simplesmente  passar  uma  única  bolinha  em  uma  sequência 
determinada. Depois de um tempo, o mediador  insere uma segunda bolinha, assim, as 
duas devem seguir a mesma ordem em tempos diferentes. As bolinhas não podem cair 
no  chão.  Se  uma  cair,  começa  do  zero.  Neste  caso,  o  mediador  reinicia  o  jogo  com 
apenas uma bolinha. Em um grupo de dez pessoas é possível fazer a sequência com seis 
bolinhas no ar. A atenção para esse jogo é primordial. Além de trabalhar a concentração, 
trabalha  também  o  controle  da  ansiedade.  Esse  jogo  é  fundamental  para  mostrar  a 
importância do foco, de ter um objetivo, “para quem entrego a bola”, “de quem recebo a 
bola”, “não posso deixá‐la cair”. 
Outro  jogo  que  também  trabalha  a  união  de  grupo  é  o  seguinte:  o  mediador  deve 
espalhar balas por todo o chão da sala, em um espaço vazio. Então, diz o comando para 
os  jogadores:  “vocês devem desembrulhar a bala e comer” e a  regra geral:  “mas vocês 
não podem usar as suas mãos para isso”. O jogo inicia. A atitude dos alunos é se lançar 
no chão e  tentar abrir a bala de qualquer  jeito,  com o pé, com ajuda do  joelho, com a 
boca no chão, com os dentes. O mediador deve deixar que eles façam tudo isso. Então, 





do  outro.  E  quando  isso  acontece  é  maravilhoso.  Os  alunos  percebem  o  quanto  são 
individuais e  fechados.  Porque se olhassem para o  lado, perceberiam que a solução do 
problema estava muito perto.  
O  jogo  teatral  é um recurso bastante produtivo. As conversas depois de cada proposta 
são  essenciais.  É  ali  que  se  vê  o  resultado,  a  diferença,  a  capacidade  de  reflexão  dos 
alunos. Porque trabalhar com o teatro significa trabalhar consigo mesmo e olhar para o 
outro com simplicidade, com verdade. 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